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Approche phénoménologique des interactions entre poésie et musique  
selon 3 postures : auditeur, lecteur, auteur.  Brève étude de cas. 
 
Ladies and Gentlemen,  
Mesdames et Messieurs, bonjour.  En brève introduction, je souhaite remercier Emma Wagstaff et 
Nina Parish de leur accueil et de leur confiance, ainsi qu’Hugo Azerad pour m’avoir mise en contact 
avec votre réseau de recherche international
1
.  Il a été un lecteur attentif de ma thèse et un conseiller 
avisé avant ma soutenance, en 2006, consacrée aux liens interdisciplinaires entre philosophie, 
poétique et psychanalyse. Centrée sur la phénoménologie de Mikel Dufrenne, elle interrogeait 
principalement le poète Yves Bonnefoy, mais aussi Philippe Jaccottet, Roberto Juarroz, François 
Jacqmin et Annie Reniers, en réponse aux questions ou apories posées. 
 
1. Une approche phénoménologique : postures de l’auditeur et du lecteur 
 
Comment aborder la poésie contemporaine dans ses rapports avec la musique ?  Comme j’ai tenté de 
le démontrer dans ma thèse
2, il n’est pas possible d’aborder la poésie sans engager sa personne, en 
tant qu’auditeur, lecteur, voire auteur de poèmes.  Car c’est tout « l’être » qu’elle engage ; il n’y a 
pas d’état poétique sans retentissement intérieur, sans que le sujet s’ouvre tout entier à lui.  A nos 
risques et périls, en praticienne de cette jeune discipline, je vous propose de m’accompagner dans 
l’incertitude première qu’appelle la phénoménologie, dans le double accueil du poème entendu, lu et 
relu, à haute voix ou en silence, mais aussi dans la posture plus inhabituelle de l’auteur lui-même.   Il 
ne sera pas question de gloser sur « la » poésie actuelle, mais de découvrir et habiter quelques 
poèmes – cas particuliers – sous l’hypothèse que leur sens se livre au moins sous trois postures, ce 
qui est une manière d’élargir, sinon d’éviter le point de vue surplombant de l’expert. 
 
Avant toute tentative de compréhension de la poésie, avant toute philosophie du poétique, il y a le 
poème.  C’est ce que Gaston Bachelard et Mikel Dufrenne rappellent en leurs ouvrages respectifs : 
pour entrer réellement à « l’école de la naïveté »3, il faut s’ouvrir à une lecture vivante - vibrante - de 
poèmes, voire des poètes eux-mêmes, sans appareil critique.  Les phénoménologues, à la suite du 
fondateur de la phénoménologie, Edmond Husserl (1859-1938), recommandent de pratiquer 
                                                             
1
 Réseau de recherche AHRC ‘Contemporary French Poetic Practice: An Interdisciplinary Approach’ 
http://frenchpoetryand.wordpress.com 
2 Marie-Clotilde Roose, Désir d’être et parole poétique. De la tentative phénoménologique à la tentation métaphysique.  
D’une lecture de Mikel Dufrenne à une lecture des poètes : Yves Bonnefoy, Philippe Jaccottet, François Jacqmin, Roberto 
Juarroz, Annie Reniers.  Thèse soutenue le 19 juin 2006 à l’Université Jean Moulin Lyon 3 - Faculté de Philosophie, 
disponible via l’ANRT à Lille (à paraître également en maison d’éditions). 
3 Gaston Bachelard, La poétique de la rêverie, Quadrige/P.U.F., Paris, 19869, p. 4. 
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l’épochè, la suspension des attitudes naturelles, la mise entre parenthèses de nos savoirs et habitudes, 
pour vivre pleinement l’accueil du phénomène étudié, ici le poème.  Ce vécu, dépouillé de 
projections faisant écran au(x) sens de l’objet, constitue alors l’angle d’approche pour décrire et 
approfondir l’expérience.  Etant donné que nos recherches se centrent aujourd’hui sur les rapports 
entre poésie et musique, il apparaît plus pertinent d’inverser l’ordre que j’avais d’abord proposé : 
aborder en auditeurs le poème, avant d’en être lecteurs.  Cela permettrait, comme Bachelard le 
suggère dans sa Poétique de la rêverie, d’entrer davantage dans l’état poétique, dans « l’état d’âme 
naissante »
4, sans autre bagage que l’ouïe, apte à saisir toute musicalité.  Sans consulter 
préalablement le texte, je vous invite dès lors à écouter la lecture du premier texte des 
Monosyllabines
5
 de Dominique Massaut.  Une fois pour entrer dans le poème, sans autre intention, 
une seconde fois pour noter ou mémoriser quelques mots-clés sur une feuille blanche.  J’ai moi-
même procédé en cet ordre avant de lire quoique ce soit. 
 
< Ecoute du CD, plage 1 : une fois, puis un temps de pause pour noter quelques images.   
Une seconde fois pour les préciser > 
 
Le temps d’audition de ce poème est très court, environ deux minutes.  Dans cette tension active, 
l’oreille saisit quelques mots, qui retentissent en images, frappent l’imaginaire, réveillent la mémoire.  
Ces vers libres jouent à partir de quelques mots répétés, qui vibrent entre silence et fond sonore : 
claire, l’œil, l’eau, les mots, le silence, les petits os, les doigts, le bois, la fissure, la môle, baigne…  
Le poète évoque « Claire », une figure féminine, un prénom de femme.  Sa voix scande le poème sur 
un bruitage mêlant les sons d’une eau qui coule, aux notes de piano.  Claire est un prénom qui 
évoque la lumière, qui fait « voir clair ».  Pourtant le poème jette le trouble, par les allitérations 
suggestives, l’érotisme à peine voilé de ses métaphores, la musicalité aquatique de ses vers.  En 
première écoute, ai-je bien compris « la môle » ?  La môle humide et noire ?  Le doigt le long d’une 
fissure ?  Les petits os de nos mots ? 
 
Plusieurs écoutes s’imposent à l’auditeur, nourrissant sa rêverie, attirant son attention sur telle ou 
telle image ou répétition des sons, par scansion ou accentuation de certaines voyelles ou consonnes : 
en particulier la voyelle « o » et les consonnes « l » et « d ».  Par l’audition répétée, « l’œil d’eau » 
est distingué du « dos », le « bois » résonne avec les « doigts », les « os » sont distingués des 
« eaux », le prénom « Claire » est associé avec « éclaire », « l’œil » fait écho à « l’éveil »…  La 
                                                             
4 Idem, p. 14. 
5 Dominique Massaut (DomM), Monosyllabines, Studio OMP et Studio Limouni, 2014.  Textes et voix : Dominique 
Massaut.  Composition musicale : Line Adam.  Texte « Claire » : 2’24’’ 
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lecture visuelle du poème apporte un second degré de compréhension pour saisir ce que le poète 
tente de faire vivre.   
< faire apparaître le texte > 
CLAIRE 
 
Claire a l’œil d’eau. Baignade où nagent les mots. Et le silence. Et la musique timide d’un morceau 
de conte. Et les petits os fragiles du bout des doigts. L’œil d’eau noircit du goût de l’éveil. L’eau se 
meut. Sous le vent fragile de l’été. L’eau s’étend. Sous la boucle d’un sourire. Et l’eau est Claire. 
L’eau prend Claire où Claire est souple. 
La table est de bois sous le dépôt des doigts. Le doigt de Claire poursuit le parcours, frôle la fissure. 
Au fond de la fissure, Claire a perçu : la môle de vie première du fond des temps. Et l’on s’y 
baignerait, comme d’humbles mots courts, si l’on était moins grand. Car la môle roule, humide et 
noire, appelle, comme l’œil d’eau de l’éveil. Et l’on peut y voir Claire. Ce jour-là, présent. Où l’on 
n’a pas craint le silence. 
Le mot rencontre l’eau. Et Claire. 
Quand nagent et dansent 
les petits os de nos mots 
et le silence. 
  
 
Le poème se laisse davantage étudier dans la lecture patiente, par une description phénoménologique 
qui doit rester à la fois neutre et engagée – une gageure en soi, que Bachelard a réussie dans ses 
Poétiques, nous indiquant une voie royale pour méditer la poésie.   
 
« Claire a l’œil d’eau » : son œil humide accueille les mots, qui s’y baignent, et le silence.  Le regard 
de Claire semble parler dans la musique, s’éveille dans une alchimie magique, celle d’un « morceau 
de conte » : le conte est le lieu privilégié des transformations, d’un état d’éveil à une épreuve, pour 
une mutation vers un autre état.  Par métonymie
6
, le « morceau de conte » pourrait suggérer un 
extrait de musique mettant en scène un récit, comme l’ont fait de nombreux compositeurs7.  Le 
poème suggère le mouvement et le jeu, par l’eau qui « se meut » et « s’étend », par « le vent », par 
« la boucle d’un sourire ».  Les « petits os fragiles du bout des doigts », sont aussi ceux des mots qui 
font résonner le « bois » de la table, par « dépôt » : ils s’y déposent.  Les notes de piano qui 
ponctuent la lecture du poème permettent de désigner, dé- notent le clavier.  Le doigt de Claire frôle 
                                                             
6 Figure de rhétorique, qui exprimerait ici le tout par la partie. 
7
 Que l’on pense à « Casse-noisette » (1891-1892) de Tchaïkovski, qui fit un ballet du conte « Casse-noisette et le roi des 
souris » de Ernst. Th. A. Hoffman, adapté par Alexandre Dumas, ou encore son « Petrouchka ».  Récemment, 
m’expliquait Claude Samuel qui avait invité au stage Acanthes de Metz la compositrice coréenne Unsuk Chin, fut joué 
au Grand Théâtre de Genève, son opéra, une adaptation d’“Alice au pays des merveilles”, d’après Lewis Carroll.  Il existe 
maintes adaptations de contes ou récits pour opéras ou ballets, dont certains passages ont été transcrits pour solistes, 
comme les “Dix pièces pour piano op. 97”, extraites du « Cendrillon » de Prokofiev, qui par ailleurs a composé aussi à 
partir d’autres récits, « Pierre et le loup », ou « Le bûcher d’hiver »…  
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la fissure : la fissure entre les touches du piano, ou bien celle de « la môle de vie première du fond 
des temps »…  Ce mot inusuel perturbe d’abord la compréhension du texte, même s’il sonne 
agréablement à l’oreille intérieure.  La môle, qui « roule, humide et noire », suggère par sa proximité 
phonétique, la moule, « humide et noire », qui roule dans la houle des vagues, et dont la fissure peut 
s’ouvrir pour laisser passer l’eau, pour être nourrie, au risque d’être prise – comme l’eau qui « prend 
Claire où Claire est souple ».  Une forte connotation érotique y est attachée, d’autant que le 
mollusque n’est pas désigné, mais suggéré par absence, tandis que le vers joue sur l’ambiguïté des 
attributs : « l’on s’y baignerait », « si l’on était moins grand ».  Si l’on était encore embryon, caché 
dans l’eau première, « du fond des temps », comme le terme « môle » (si proche phonétiquement du 
« mot ») le suggère dans l’une de ses trois définitions – ici en tant que dégénérescence du placenta, 
faisant disparaître l’embryon…  L’image de mort qui y est intimement liée est aussi véhiculée par les 
mots « noircit », « noire » : un assombrissement qui contraste avec les termes d’« éveil » et de « vie 
première ».  Comme si un amollissement était à la fois désiré et soupçonné, avec le danger de 
sombrer et disparaître.  Une évocation possible de la « petite mort », dans la jouissance des sous-
entendus.  Car la môle « appelle, comme l’œil d’eau de l’éveil » : elle accueille l’Autre comme une 
matrice, ou comme l’entrée d’un port protège les bateaux ; deuxième signification possible du terme 
« môle ».  La môle divise un bassin ou forme une entrée portuaire.  Mais c’est aussi le nom d’un 
poisson au corps presque circulaire, appelé aussi lune ou poisson-lune…  Circulaire comme « la 
boucle d’un sourire », la boucle d’une bouche, comme la lune pleine ou en forme de croissant.  Et 
« l’on peut y voir Claire » : dans l’eau jouant telle un miroir, ou sur le dos brillant du piano laqué, le 
visage de Claire peut apparaître avec « les petits os de nos mots » et « le silence ».  Sans ce silence 
nécessaire à l’écoute du poème, comme à celle de la musique, rien n’apparaît, rien n’est clair – ni la 
personnalité de Claire, ni les mots que le poète utilise pour traduire ce moment musical, émotionnel 
et visuel.  Sans le silence, pas de temps fort ni faible, scandant les notes.  Sans lui, pas de rupture 
entre les phrases, pas de fragmentation pour former des vers, unifier un poème et le distinguer de la 
prose.  Sans le silence comme fond, impossible aux mots ni aux notes de « nager » ni de proposer 
une « rencontre ».   
 
Plus la lecture évolue dans une description sensible, plus les connotations se découvrent riches et 
multiples.  Elles résonnent pour une part dans l’appréciation première des résonances sonores, 
musicales, et des images littéraires.  Elles dépendent d’autre part de la culture personnelle du lecteur-
auditeur.  Tandis que l’un n’y verra qu’une évocation sensuelle et marine, l’autre pensera à « La 
leçon de piano » de Jane Campion, ou à toute autre référence de son bagage collectif ou intime, 
culturel ou individuel.  Les associations d’idées et d’images se font parallèlement à la capacité du 
lecteur-auditeur à mettre en liaison des éléments à première vue distincts, éloignés les uns des autres.  
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Et plus ceux-ci sont lointains, plus leur rapprochement opérera avec force, par la grâce des 
paradoxes, lorsque le glissement sémantique réussira son jeu de similitudes et d’échos. 
 
La lecture phénoménologique s’épaissit de sens et le précise, lorsqu’elle s’accompagne de 
connaissances plus approfondies sur le contexte dans lequel le poème fut écrit, même si elle appelle 
alors d’autres grilles d’analyse, et s’éloigne parfois de la méthode initiale.  Qu’il s’agisse de la 
genèse du poème lui-même, par une étude génétique de l’écriture du poème – comme Michel Collot 
le fit pour Supervielle dans son essai La matière-émotion, qu’il s’agisse de connaissances émanant du 
poète ou sur lui, il est intéressant, dans un second temps, de récolter des informations, au moins sur 
l’espace-temps particulier dans lequel le poème s’insère. 
 
2. Une analyse contextuelle : description des conditions et intentions de création 
 
Ecrivain belge né à Liège en 1959, de parents historiens à l’esprit scientifique, peu attirés par la 
poésie moderne, Dominique Massaut
8
 s’est découvert très tôt une passion pour l’oralité, et s’est 
dirigé vers les arts de la scène : performances, slam, lectures de poèmes accompagnées de musique.  
Il en a fait sa profession, animant des ateliers, publiant des CD et recueils, inspirés de ses 
improvisations à voix haute.  M’accordant une longue interview écrite, datant du 15 janvier 2014, il y 
décrit cette vocation à contre-courant de la rationalité de ses parents, vivant à proximité de l’asile 
psychiatrique dont le grand-père était directeur.  Son père « vécut une grande partie de son enfance, 
peut-être de manière inquiète, dans le côtoiement de la folie.  Sans doute par effet d’opposition, mais 
surtout par une impression que le raisonnement logique manquait de complétude, ma propre enfance, 
qui souffrait profondément du côtoiement d’adultes de raison, trouva chez les malades 
(psychiatriques), et leurs langages pleins de surprises, beaucoup de réconfort.  Il y avait chez eux, 
comme chez les enfants en phase de babillage ou de premiers mots, beaucoup d’importance donnée, 
dans la parole (sa diffusion, son écoute), au non-verbal (l’expression du visage et du corps bien sûr, 
mais aussi les nuances vocales, les tonalités, le grain, les ruptures, l’intensité. Mon goût pour le 
murmure poétique du monde des êtres humains était né. »
9
  A l’adolescence, la radio et les disques 
lui apprirent davantage que les livres, et son goût pour la chanson française ainsi que pour des 
« jongleurs de mots » comme Devos, Coluche, Bernard Dimey ou Gustave Parking,… ne fit que 
s’accentuer.  Pour en faire son métier, il suivit diverses formations, dont les cours de déclamation et 
techniques corps et voix à l’Académie Grétry de Liège. 
                                                             
8 Sites de Dominique Massaut : www.dominique.massaut.net etwww.myspace.com/domassaut. 




Venu le 11 octobre 2013 au Cercle de la Rotonde que j’anime à Tournai, il devint un interlocuteur 
privilégié sur ces questions de poésie et musique, occupé à préparer ses Monosyllabines.  J’y avais 
également invité, quelques années auparavant, à Bruxelles, un autre poète performeur, le Français 
Jacques Rebotier
10
, avec lequel certaines proximités pourraient être étudiées.  Dominique Massaut se 
situe lui-même dans le sillage de la « poésie sonore » : « Prigent, Pennequin, Blaine, Gache, 
Verheggen, Boute, Demierre, Lespinasse, pour ne citer qu’eux. Mais je n’en fais pas partie. J’ai peur 
des cercles, je tiens au vertige de l’électron libre. Mais j’aime ce mouvement, le seul vraiment neuf et 






  Selon lui, le 
choix du support livresque pour la poésie sonore n’est pas approprié, et relève peut-être d’une crainte 
d’être discrédité au regard du milieu littéraire.  Ces textes conviennent mieux dans l’enregistrement 
sonore que sur papier, même si la différence de budget crée un obstacle souvent regrettable.  L’idéal 
étant un support audio avec une plaquette des poèmes annexée, ou un livre avec le CD inclus.  
Certains sites, explique-t-il, y contribuent, comme libr-critique et sitaudis.  En ce qui le concerne, ce 
fut un choix mûrement réfléchi de publier une dizaine de plaquettes chez des éditeurs classiques, 
parmi lesquels le recueil anaphorique Je m’en irai bientôt12 (Prix Giorgos Sarantaris 2014), tandis 
que d’autres poèmes requéraient un enregistrement audio, comme Monosyllabines, une mise en voix 
de poèmes jouant sur des prénoms monosyllabiques (Claire, Aude, Anne, Luce…) et sur la voyelle 
« O », celle de l’émerveillement. 
 
Ce recueil de poésie sonore fut réalisé à partir de poèmes plus anciens, des portraits de femmes, 
auxquels s’ajouta celui du poète liégeois Jacques Izoard13 (+2008), qui contribua activement à la vie 
littéraire belge.  Des années séparent les premiers textes de leur mise en voix, puis en texte et en 
musique, par une série de conjonctures et de rencontres, mises à l’épreuve en diverses lectures, par 
échos des auditeurs et vécu du poète.  « Lorsque des textes, au fil des scènes, ne se modifièrent plus, 
je les estimai prêts à être fixés sur le papier ou le disque »
14
, explique-t-il.  L’influence certaine du 
surréalisme n’a joué qu’à travers la mise en évidence des sons et de l’agencement des mots, qui 
permettent de substituer à l’attrait d’une personne précise, la Muse qui prend doucement ses traits…  
Voici comment a procédé Dominique Massaut, décrivant son intention : « plutôt que l’entretien du 
flou, la complaisance dans le malentendu, mettre en lumière la dérive de l’émotion dans le verbe et 
                                                             
10
 Blog de Jacques Rebotier, auteur, performeur, compositeur, metteur en scène français, directeur artistique de la 
Compagnie voQue : http://rebotier.perso.sfr.fr/index3.html 
11
 Interview du 15.01.14. 
12
 Dominique Massaut, Je m’en irai bientôt, Ed. Rafaël de Surtis, Cordes-sur-Ciel, 2013. 
13 Jacques Izoard est décédé le 19 juillet 2008 ; le dernier volume de ses Œuvres complètes III, Poésies 200-2008 est 
paru aux éditions de la Différence en 2012. 
14 Interview du 15.01.14. 
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dès lors, mettre en scène ce pôle où la muse serait ostensiblement le verbe lui-même, la musicalité, 
les monosyllabes.  Au bout de l’album, c’est donc ce O qui fait office de point culminant, ce O qui, 
en poésie symbolise par excellence ce transport vers l’émotion. »15  Loin de représenter telle femme 
ou tel homme, « c’est le son lui-même qui inspire le poète, avec cette charge énorme nous 
transportant, jusqu’aux cris premiers, dans l’histoire du langage et de la poésie (et son environnement 
sonore). Quelque chose d’universel et millénaire… »16  Il justifie dès lors la volonté expresse, pour 
atteindre cette universalité, de marier les textes à des compositions musicales évoquant des mondes 
celtiques (l’Occident, le Nord) et arabo-berbères (l’Orient, le Sud), et revendique pour son CD la 
coloration de « musique du monde ».  Si l’ordinateur a servi de base pour l’enregistrement, les sons 
d’instruments du nord et du sud (piano, violoncelle, flûtes, guitare et luth arabe) furent mixés aux 
arrangements, avec la participation de plusieurs musiciens, sur des compositions de Line Adam.  
Celle-ci, musicienne et compositrice, a travaillé à partir des textes de Dominique Massaut, qu’elle 
avait rencontré et apprécié à l’occasion d’un docu-fiction de Michel Gourdain en 2005.  La lecture du 
poète fut également accompagnée par celle d’Abdelhak Tikerouine, voix du désert et oud. 
 
Dominique Massaut souligne de la sorte ces liens accentués entre poésie et oralité, poésie et 
musique : « La poésie est, par définition, rythmique et musicale. Elle prend sa source dans les 
traditions orales. Ce n’est, en gros, qu’aux XIXème et XXème siècles qu’elle se présenta 
majoritairement sur papier, installant un rapport de lecture silencieuse à la poésie (jusqu’à la poésie 
visuelle si chère à Francis Edeline). Diffuser sa poésie sur scène, sur CD, sur baladeur MP3/4, me 
semble donc d’un grand naturel, ne procéder que d’un simple retour aux sources. »17  Ce besoin de 
composer « dans la fabrication du poème, une œuvre musicale », est naturel chez lui, et si l’intention 
en fut explicite pour les Monosyllabines, elle fut moindre mais néanmoins présente en écrivant 
d’autres textes, comme Nourrir le rond18 ou Monsieur Tapecte19.  Les indications que Dominique 
Massaut donna à Line Adam et à Colin Burton pour l’enregistrement et le mixage furent 
essentiellement suggestives, n’étant pas musicien lui-même.  Il leur demanda de faire « sentir 
quelque chose comme ‘nos origines’, nos racines »20, et pour accompagner le texte « Claire », de 
suggérer un espace dépouillé, de grotte et de gouttes d’eau, de lune et de nuit, une atmosphère en 
clair-obscur, pour évoquer le fond des temps, avant l’éveil de l’humanité…  Leur recherche s’affirma 
dans un dialogue incessant, avec les musiciens, autour des partitions et des improvisations, à la voix 
et aux instruments. 
                                                             
15





18 Dominique Massaut, Nourrir le rond, L’arbre à paroles, Amay, Belgique, 2003 
19 Dominique Massaut, Monsieur Tapecte, Maelström RéEvolution, Booklegs, Bruxelles, 2011. 




C’est aussi grâce à sa pratique de spectacles poétiques, théâtralisés et mis en musique, qu’il put  
improviser des « duos de corps à corps entre oud, voix et poèmes », avec la complicité d’Adbelhak 
Tikerouine, rencontré à un festival marocain.  L’expérience de la scène où la respiration, la scansion, 
le jeu des corps sont primordiaux, s’est fortifiée au cours des années, notamment dans les ateliers et 
tournois de slam, dont il fit par ailleurs une anthologie critique
21
, publiée en 2011.  « J’ai en effet 
choisi, depuis toujours, l’écriture poétique plutôt que toute autre pour la part, parfois prédominante, 
de musique qu’elle porte, et donc pour l’importance de la sensation et de l’émotion qui y 
accompagnent la pensée, le regard, le questionnement, l’exploration (la recherche), la peinture, la 
création.  Pour qu’elle offre un goût humain, (…) la poésie pour moi gagne à récupérer le rythme et 
la musique de ses origines, ainsi que la voix.  Toutefois, poésie et poésie sur scène sont deux choses 
distinctes. De la même façon, slam et poésie ne se confondent pas. »
22
  Ce sont deux genres distincts, 
que le poète apprécie différemment.  Le slam se présente comme « une nouvelle forme de terrain 
offert à toute poésie », sans être un genre poétique en soi, plutôt une scène où le corps peut agir.  
Marc Smith a inventé à Chicago en 1984 ce genre nouveau, le slam, pour libérer la parole, sa force 
oratoire, ses énergies insoupçonnées, par l’audace de l’improvisation sur scène, le rayonnement de la 
présence physique et vocale, plutôt que par le peaufinage d’un texte.  « L’attachement que je lui 
porte, », explique Dominique Massaut, « tient au fait qu’il tente d’estomper l’érection de barrières, le 
repli sur soi, les crispations, qu’il souhaite élargir les cénacles de poésie et, par là, créer du 
mouvement, de la nouveauté, du souffle.  Je suis heureux quand les milieux s’ouvrent, s’ébouriffent, 
évacuent le jugement de leur esprit. (…)  Evidemment, comme en tout lieu intégralement ouvert, on 
hérite au slam du meilleur comme du pire, dans des ensembles parfois disgracieux. (…)  Je préfère 
m’habituer à ce paysage poétique hirsute, plutôt que me passer de cette extraordinaire ouverture, de 
ce fabuleux bouillon de culture !  Cependant, je suis aussi tout aussi gastronome pour de beaux 
ouvrages intimistes, aux filigranes riches, dont je savoure la dégustation lente et 
silencieuse (Bonnefoy, par exemple, ou Pessoa, ou nombre de textes de Michaux…) ! »23 
 
3. Le vécu phénoménologique de l’auteur : 3ème posture 
 
Ces descriptions de Dominique Massaut montrent à quel point un poète peut être investi par ses 
propres recherches et le sens qu’elles portent à la conscience, selon ce que Husserl appelle une 
« visée intentionnelle ».  La méthode phénoménologique suppose aussi que l’auteur soit capable de 
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décrire son expérience d’écriture, s’il s’agit d’en comprendre la gestation.  Mais toute audition ou 
toute lecture de poème est susceptible de nous faire devenir poète à notre tour, comme Bachelard le 
rappelle dans l’introduction de sa Poétique de l’espace.  Précisément car le poème nous invite à 
retentir à son élocution, à le recréer en sa découverte sensible, le suivant pas à pas, vers après vers.  
Si Dominique Massaut a expliqué l’importance qu’eurent pour lui la chanson française, les jeux de 
mots, les influences du surréalisme et de la poésie sonore, du slam, des musiques du monde, cela 
constitue un éclairage sur la façon dont il a inventé sa propre poésie, sans en donner une clé ultime.  
La genèse d’un poème reste un mystère que le poète peut dévoiler s’il accepte de décrire chaque 
étape de cette gestation, mais il restera une part inconsciente, dans le surgissement des mots, les 
associations de sonorités, dans le plaisir particulier ou la souffrance que ce jet premier constitue pour 
le poète, retravaillé ensuite au cours des lectures intimes ou publiques.  Si tout un chacun est capable 
de comprendre cela, c’est qu’il y a en tout sujet une part créatrice, que je voudrais ici interroger 
comme la « posture de l’auteur ».  En écoutant telle musique ou tel poème, je deviens musicien ou 
poète, tour à tour.  
 
Pour explorer cette hypothèse, je vais évoquer ici une expérience singulière de transmutation 
d’énergies, dans un double processus d’écritures à partir de musique contemporaine.  Le poème né en 
écoutant une pièce musicale sera ensuite choisi comme support pour une création de musiciens, avec 
la voix d’une chanteuse.  En quelques mots, voici cette expérience.  Connaissant ma pratique de 
l’écriture à partir d’autres formes d’arts (peinture, sculpture, musique), Claude Samuel m’invita à 
plusieurs stages Acanthes qu’il dirigeait, où se produisaient des jeunes compositeurs stagiaires.  A 
l’Arsenal de Metz, le 17 juillet 2004, fut joué le morceau « Visions fugitives », Eriks Esenvalds 
(Lettonie) par l’Ensemble Intercontemporain.  Imprégnée des sons depuis quelques heures, imbibée 
de l’atmosphère intense, je sortis mon carnet de notes.  Les sons inhabituels de la musique 
contemporaine peuvent constituer un moteur d’inspiration puissant, car ils créent des chocs, des 
surprises aptes à suggérer des images nouvelles.  Je rédigeai un petit texte, qui vint tel quel sous mes 
doigts, par un processus que je pourrais rapprocher de l’écriture automatique, mais aussi de ce 
qu’Olivier Messiaen décrivait par le mot « synesthésie », collaboration des sens entre eux.  Il voyait à 
travers les notes de musique et les chants d’oiseaux, des couleurs apparaître.  Personnellement, je ne 
fis que prendre note des images surgissant, très naturellement, dans ma propre vision intérieure, sans 
avoir aucune indication sur ce que le compositeur aurait pu voir, au préalable de sa composition.  Il 
s’agit donc d’une re-création, une interprétation dans l’accueil d’une énergie vécue comme 




dans le lointain 
 sonnent 
  des cloches tristes 
au vent des draps 
 blancs s’évanouissent 
  brume d’un matin 
soudain le vent monte 
 accourt 
le brusque orage 
 
l’éclair fend la tiédeur 
las 
 un oiseau invente le retour 
    le village 
    la cloche 
    les draps sur le fil   
 
Le changement de rythme, les contrastes de sonorités suscitent des échos corporels et imaginaires, 
comme si l’énergie d’un morceau de musique se transformait à nouveau en visions fugitives – certes 
différentes de celles ayant inspiré le compositeur letton.  La kinesthésie, collaboration des sens par le 
mouvement, pourrait ainsi être convoquée pour éclairer le sens de ce phénomène d’interaction entre 
musique et poésie, poésie et musique.  Elle culmine dans la danse, qui rassemble les arts.  Le rythme 
musical traverse le corps et suscite des mouvements intérieurs.  De même, un poème avec ses 
sonorités, ses images singulières, peut é-mouvoir un auditeur.  Ce poème très simple, dépouillé, 
rassemblé dans la partie « Feuillets d’Acanthes » du recueil inédit Le pli de la musique, fut en effet 
choisi parmi d’autres, par Marion Rouxin24 et son groupe Paul et Robin pour donner lieu à une autre 
composition, que je vous laisse entendre : 
< faire entendre le morceau > 
 
Ce qui inspire tout acte inventif appartient intimement à son créateur, mais ce qui rend l’œuvre 
créatrice à son tour, n’est-ce pas l’énergie qui y circule, apte à mobiliser à son tour l’auditeur, le 
lecteur, l’artiste pour une nouvelle apparition, au sens même de la poiesis?  C’est à travers le corps 
que la musicalité circule, avec son tempo et ses silences ; dans un morceau de musique, elle est pure 
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 Marion Rouxin, artiste française née en 1977, formée au piano, au chant, à la danse et au théâtre, a créé en 1999 le 
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suggestion.  Dans un poème, elle est expression.  La musicalité d’un poème peut magnifier l’énergie 
propre à la langue, en déployer les sens multipliés, comme Natalie Depraz le soulignait dans son 
essai Ecrire en phénoménologue : « la langue se définit par son energeia permanente, son caractère 
d’auto-production, matrice dynamique, invariante, bref, transcendantale de toute langue, dans 
laquelle se trouve ressaisie sa vie interne (Gemüt) et son esprit propre (Geist) : du mot au verbe, du 
verbe à la phrase, de la phrase à la prose, puis à la poésie, c’est la même tension énergétique qui 
habite le langagier »
25
.  Enclose dans la parole poétique, elle peut à son tour toucher le compositeur, 
le musicien, la cantatrice, et, transcrite à nouveau, partager avec une autre forme d’art ce qualificatif 
de « poétique », à entendre comme catégorie dynamique qui rend possible, non seulement l’ensemble 
des poèmes présents et à venir, sous le terme englobant de « poésie », mais aussi autorise et recouvre 
l’épanouissement d’une essence dont le déploiement se définit comme poiesis, surgissement 
suscitant, dans la phénoménalité de l’existence, une qualité d’être, une émotion particulière, qu’il 
s’agit de décrire dans la temporalité même où elle se déploie.  Cette temporalité est subtilement  liée à 
son essence – que j’ai en ma thèse associée au « désir d’être » - tendue entre ce qui vient d’être vécu 
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